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1. RESUM 
El projecte tracta a partir de l'experiència moltes qüestions que aquests últims mesos han anat 
formant part de les nostres pintures, aquarel·les i dibuixos. Aquestes qüestions o temes són, en 
general, la humanitat de l'ésser humà: com ha arribat a mutar a partir d'un instint primitiu i animal. 
També es tracta en gran mesura l'etern retorn. Un retorn que es duu a terme des d'aquesta 
humanització civilitzada, cap al principi de l'ésser humà, cap als nostres instints més primaris, que 
es podria anomenar “desevolució”. Es pot dir que l’obra evoluciona influenciada per la pròpia 
vida. És a dir, l'experiència és la que realment crea l'obra. Sovint, en l'obra, es representa una 
quotidianitat visceral, una mica inquietant que és, alhora, eròtica i sexual, cosa que no la priva de 
bellesa i força.  
Pinto la vida, la meva vida. Pinto tot el que veig i el que m'influencia. Uns quadres personals que 
parlen d'un món encara més personal. Parlen dels impulsos animals i primitius de les persones. 
Parlen sobre el passat que mai es desprendrà de nosaltres, com les mosques a la merda que, per 
molt que les espantis, sempre acaben tornant. Estem dins un temps cíclic que es repeteix. Una 
història que torna a passar. Patim un retrocés de l'evolució que es pot percebre quan els impulsos 
primitius i animals s'apoderen de les persones i deixen de banda la intel·ligència, els 
coneixements i tot allò que suposi un avanç de l'ésser humà. Que passi això no és tant difícil, ja 
que basta que els instints més bàsics aflorin. Fer l'acte sexual, menjar, dormir, etc. És estrany que 
els instints que asseguren la nostra existència sobre la terra i la nostra evolució física, mental o 
de comportament són els que ens condemnen al retrocés, a la "desevolució" i a l'existència més 
primària. Personalment, penso que aquesta existència és la que ens fa més humans i, a la vegada, 
ens acosta d'una manera vertiginosa als animals. L'essència humana que tenim no existiria sense 
l'animalització que portem tan arrelada als nostres instints i emocions. 
(text tret de l'exposició de Francesc Rosselló, SOCIETAT ANIMAL realitzada a la casa de cultura 
de Vilafranca de Bonany, Mallorca, el 4 de setembre del 2015).  
PARAULES CLAU:  Insularitat, visceral, origen, vida, experiència, primitiu, eros, amor,               
                                     habitud, tànatos. 
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STATEMENT 
This project embraces all the questions that are born through my experience and that during these 
past months have become the core of my paintings, watercolours and drawings. All the themes 
involved are mainly related to the humanity of the human being and how it has been altered from 
its original form. The eternal return plays a leading role as well; a comeback from a civilised 
humanity to the beginnings of the human being and its most primitive instincts, a process I like to 
call “deshumanization”. 
This work is strongly incluenced by life on its own, and along its expansion there is a clear process 
of evolution. Therefore, experience is what really creates the work. Moreover, the project portrays 
a visceral quotidianity, slightly disturbing and usually erotic and sexual, which constitutes a very 
important feature that still does not prevent it from being beautiful and intense. 
I paint life , my life. I paint what I see and what influences me; personal paintings that talk about 
an even more personal world. These paintings discuss the primitive -and in some ways animal- 
stimulus that people experiment, as well as the past that will always be attatched to us, like the 
flies to the fieces; despite all the efforts for scaring them away, they always go back to it. 
We live in a cyclic period, a repetitive history, and we suffer from a relapse of the evolution that is 
present when the drives take over our absolute control and tear intelligence apart along with all 
the knowledge that comes with it, the qualities that let us evolve. This can happen very easily, just 
with the appearance of the most basic instincts, such as  making love, eating, sleeping, etc. It is 
curious how the instincts that ensure our existence and survival in the Earth and our psychological 
and physical evolution, are also the ones that condemn us to the “desevolution”.  
Personally I think that this is what makes us more human, but at the same time it drastially 
approaches us to the animals. 
The human essence within us would not exist without the animalisation that we carry so deeply 
attatched to our instincts and feelings. 
(Text exposition SOCIETAT ANIMAL. Villafranca de Bonany. Mallorca. 4th of september 2015) 
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2.1. MOTIVACIÓ I JUSTIFICACIÓ TEMÀTICA 
Crear una obra moguda per l'experiència i les vivències. Una obra motivada per les experiències 
pròpies i una necessitat de plasmar una sèrie d'idees que sorgeixen de la vida quotidiana. La 
motivació de l’obra és una necessitat d'expressar idees, visions, accions i sentiments que parteixen 
del món que ens envolta i la necessitat d'entendre la vida. Tot projecte parteix de la necessitat i la 
motivació d’intentar plasmar sobre algun suport, una ànsia, una inquietud o un sentiment. El que 
motiva aquest projecte és la necessitat d'entendre i plasmar la vida d'una manera personal, així 
com entendre el nostre món per poder entendre’ns a nosaltres mateixos. 
El tema de l'obra va canviant a cada làmina de paper o quadre. No es pot emmarcar tot el que es 
pinta, ja que la nostra manera de pintar sorgeix a partir de pulsions primàries. Pintem a partir de 
l'instint i de la necessitat. Els temes que es tracten són passatges de la vida mateixa modificats per 
la memòria. Sempre tenen relació amb l’instint més primitiu i primari de les persones, això no 
obstant, també es pot apreciar l'evolució humana. Un tema que es tracta constantment i que dins 
l'obra té una rellevant importància és el de l'origen: el de Mallorca com a alma mater, ja que el fet 
de tenir aquesta procedència ha influenciat molt l'obra. 
2. INTRODUCCIÓ
2.2. OBJECTIUS DEL TREBALL  
L'objectiu del treball és representar la vida i veure com influeix dins l'obra de l'artista, a més de 
representar el món que ens envolta i els records. Agafar moments reals i crear un obra personal a 
partir de fragments mutats de records viscuts. Crear un univers personal que descrigui la vida que 
s'està vivint i el món actual que ens envolta. Crear una obra rica en símbols i que mitjançant la 
simbologia expliqui diferents qüestions que per nosaltres són importants, temes que ens descriuen 
i que, alhora, mostren la nostra pròpia vida. Temes que formen part del nostre pensament com ara 
l'erotisme, l'amor, l'evolució, el primitivisme o l'origen. 
2.3. METODOLOGIA
Per dur a terme les obres s’han utilitzat uns mètodes molt espontanis. És a dir, s'ha creat per mitjà 
de pulsions. Així, s'aconsegueix una obra fresca, espontània i pròpia que s’ha anat creant de 
manera imprevista i inconscient fins que la idea ha anat agafant forma, a partir d'unes pinzellades 
innocents i improvisades que, en cap moment, parteixen d’un esbós previ. Les aquarel·les i 
dibuixos són les obres mes fresques, ja que estan fetes amb un temps molt breu i quasi sense 
coneixement de l'acció. Això fa que aquestes tinguin una aparença menys treballada alhora que 
més expressiva i espontània. En canvi, les pintures sobre tela, tant en oli com en acrílic, són obres 
més treballades. Aquest fet fa que l'obra perdi frescor i expressivitat, ja que pensar massa en el 
procés de l'obra a l'hora de pintar-la, provoca que la frescor i la força de la vida que sempre 
busquem, es perdin.  
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3. PART 1: FONAMENTS CONCEPTUALS
3.1. INSULARITAT 
Viure en una illa és una experiència que et marca des de la infància. És un lloc màgic per un 
infant, un lloc ple de coses noves que et desperten una curiositat aclaparadora. T'encenen un foc a 
la panxa que a mesura que passa el temps, crema més i mai s'apaga. L'illa t'absorbeix dins la seva 
cultura i dins el seu paisatge salvatge i primitiu. És un indret que va sorgir del mar fa milers d'anys 
i que, encara ara, conserva records del passat submarí. Mallorca t’absorbeix, com ho fa la molsa 
quan es posa sobre els fòssils encastats en les pedres. 
Una illa és un paratge de terra que està envoltat d’aigua. Quan un neix i creix envoltat pel mar hi 
crea un lligam, una dependència sana d’aquesta massa d'aigua que va sorgir abans que qualsevol 
altra cosa. És a dir, un mar primitiu que fa milers d'anys recobria una illa que ara és plena de vida. 
Quan es té la maduresa suficient per apreciar aquesta immensitat t’envaeix una sensació de 
fragilitat que et fa sentir insignificant. És llavors quan es comença a apreciar la pròpia terra i 
cultura. 
La insularitat t’aïlla, en certa manera, del món exterior. És com si el temps s'hagués alentit uns 
anys de la resta del món i els que hi hem viscut tota la vida, apreciem coses que persones d'altres 
indrets ja no poden apreciar. Encara ara, es poden veure carros estirats per rucs que circulen pel 
carrer. Encara ara, veiem el mercat que es forma a la plaça del poble un cop per setmana, on la 
gent major hi compra roba, estris, verdures i altri. Veiem també com van desapareixent tradicions 
mallorquines que hem pogut viure de primera mà, com ara les típiques matances del porc. 
  
Fins i tot ara, Mallorca és una terra que recorda els temps passats, un lloc on tot avança lentament, 
on encara, caminant pel camp, es poden veure animals salvatges. Es poden trobar cranis d'animals 
morts i, fins i tot, esquelets intactes. Algunes parts de l’interior de l’illa, gairebé no han canviat 
des de fa cent anys. És per això que es poden trobar parets de pedra antiga, recobertes de fòssils 
d'animals i plantes marines. És com si fins i tot dins la Mallorca més profunda i menys marinera, 
encara s'hi pugui apreciar el mar al qual ens sentim tant lligats. 
L'illa és un lloc d'inspiració que t'atrapa amb la seva llum, les seves cultures de dimonis i caps 
grossos. És un lloc de mar i peixos, de paisatges àrids i boscos d'alzines humits i de pins secs. 
Mallorca és una illa que et parla i tot el que s’hi veu és pura inspiració, tant la vida de les plantes i 
dels animals, com la mort que pots contemplar en un crani de xai al mig del bosc. Alhora hi pots 
trobar la bellesa dels paisatges contrastada a l'horror que causen els dimonis que surten a les festes 
tradicionals. Mallorca marca, cosa que fa que la insularitat impregni la teva obra i defineixi el teu 
pintar, dibuixar i escriure. 
Figura 1: Mallorca, Tinta xinesa sobre paper (2016)
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3.2. EROS I TÀNATOS 
Va ser el famós psicoanalista Sigmund Freud que va utilitzar els noms d'Eros i Tànatos per referir-
se als instints primaris de la vida i de la mort, que actuen clarament damunt l'home. I per posar 
nom a aquests dos instints va agafar el nom de dos déus grecs: Eros, el déu de la vida, l'amor, la 
luxúria i la bellesa i Tànatos, el déu de la mort.  
Segons Freud, les persones tenen dos tipus de pulsions: les pulsions de vida i de mort. Són 
totalment diferents les unes de les altres, però estan estretament lligades, ja que a dins la psique de 
les persones, si existeixen les pulsions de vida, també existeixen les pulsions de mort. Sempre van 
de la mà. Les pulsions de vida conserven i uneixen. En canvi, de manera oposada, però 
complementària, les pulsions de mort destrueixen i separen. És a dir, les persones no cometen 
actes d'amor pur, ja que aquests sempre van acompanyats d'odi, però tampoc cometen actes d'odi 
pur, perquè aquests actes sempre contenen amor. 
“El psicoanálisis contrapone y empareja a Eros y Thanatos. Uno reclama i conlleva al otro. Estas teorías hallan 
inesperadas correspondencias en la ciencia zoológica, al registrarse en el comportamiento de algunas especies unas 
analogías entre las pautas que rigen el apareamiento y la muerte: el macho turón, por ejemplo, se comporta con la 
hembra de igual modo que cuanto caza una presa, le asesta idéntico mordisco en idéntico punto vital del cuello 
habiendo alterado tan sólo el grado de incisión de sus colmillos (un poco más de presión, i sería mortal); mientras que 
la hembra se finge muerta y se abandona como la pieza cobrada: todo ello suscita en ambos turones la cópula 
inmediata”. (REVILLA, 2012 ; 725). 
Per una part, les pulsions de vida estan formades per pulsions sexuals, pulsions d’autoconservació 
i pulsions yoiques, les quals Freud va agrupar en un sol grup anomenat Eros, que agafava el nom 
del déu grec de l'amor, la luxúria i la bellesa. Per l’altra, les pulsions de mort estan formades per 
pulsions destructives i agressives, dirigides al propi individu. Aquestes pulsions es van agrupar en 
un sol grup anomenat Tànatos, que prenia el nom del geni/déu grec de la mort. Freud va crear el 
Tànatos perquè pulsions com aquestes, així com també el sadisme i el masoquisme no tenien 
sentit dins de les pulsions positives. 
 
 15
EROS 
L'erotisme i la sexualitat són una part essencial de l'ésser humà i una de les accions més primàries 
que compartim amb molts altres éssers vius.  
El sexe és l'expressió més antiga de la creació, ja que representa la dansa primigènia del cos. És 
una de les primeres accions que vam fer com a éssers vius. És, per tant, una pràctica comuna de la 
majoria d’éssers vius. 
Els òrgans sexuals i el sexe, juntament amb la nuesa del cos, dins de l'obra ens mostren la 
humanitat i ens posen al nivell de tot ésser viu. La nuesa i el sexe mostren el primitivisme i 
representen l'ésser humà com animal racional. Abans de ser el que ara som, éssers racionals i 
intel·ligents, vam ser animals amb instints primaris com ara la reproducció (sexe) i menjar. En 
canvi, l'erotisme és una invenció de l'home racional. Els animals tenen relacions sexuals, només 
per reproduir-se, mentre que els éssers humans busquen el plaer (erotisme) i utilitzen el sexe no 
únicament amb la finalitat de reproduir-se. Per tant, diríem que totes les espècies practiquen sexe 
per reproduir-se, però l’erotisme és exclusiu de l’ésser humà. 
Eros és el déu grec que representa l’amor, la luxúria i el desig. Era anomenat “llibertador” de la 
mateixa manera que era anomenat Dionís. Se’l representava com un nen despullat i alat que 
portava un arc i unes fletxes. Pels romans era Cupido, déu de l'amor. Segons la mitologia era una 
personalitat subordinada a Afrodita. Segons Mantinea, Sòcrates li va posar en boca la següent 
versió sobre l'origen d'Eros: “Cuando nació Afrodita, los dioses celebraron un banquete y entre ellos estaba 
Poros, hijo de Metis. Finalizada la comida vino a mendigar Penía, situada junto a la puerta. Poros, embriagado de 
néctar, se durmió en el jardín de Zeus. Entonces Penía, impulsada por su pobreza, planeó tener un hijo de Poros. Se 
acostó a su lado i así concibió a Eros. Por esa razón, Eros es compañero y escudero de Afrodita, por haber sido 
engendrado en la fiesta de su nacimiento y por ser por naturaleza un amante de lo bello, puesto que también Afrodita 
es bella”.(Ibídem. p.265). 
L'erotisme i el sexe estan presents dins l'obra, ja que normalment parla dels instints més primitius 
de l'home i el sexe i l'erotisme en són uns dels principals i més primaris. El caire sexual i eròtic de 
l'obra és irrefutable, ja que plasma aquesta pràctica primària a cada dibuix, aquarel·la o pintura. 
Figura 2: Eros i sexe. Tinta xinesa sobre paper (2016).
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TÀNATOS
La mort és una part essencial de la vida, ja que sense ella, la vida no existiria o almenys estaria 
mancada de sentit. 
Morir ha estat un dels temes principals de la preocupació de l'ésser humà, ja que la mort és tan 
coneguda com desconeguda per nosaltres. 
Dins de la mitologia grega, Tànatos representa la mort. És un déu o geni masculí alat amb una 
espasa al seu costat que personifica la mort. Tànatos és fill de Nix, la nit, i germà bessó d'Himnos, 
el son. 
Segons la teoria de les pulsions de Sigmund Freud, Tànatos és el conjunt de pulsions destructives i 
violentes, tant si van dirigides cap a un mateix com si van dirigides cap a altres. Forma part de les 
dues pulsions més primàries de l'ésser humà: la pulsió de la vida i la pulsió de la mort que, cap de 
les dues, pot existir sense l'altre. Segons Freud, l'ésser humà té la necessitat de la destrucció, a 
vegades dirigida a si mateix i, a vegades, dirigida cap a altres. Això ho va comprovar amb estudis 
que va fer amb els soldats que tornaven de la Primera Guerra Mundial. Soldats que no podien 
suportar la seva felicitat i intentaven calmar-la recreant la guerra o intentant recrear el que van 
viure. És com si necessitessin el dolor que els ocasionaven aquells records per ser feliços. També, 
es pot observar un comportament similar en els bebès, quan gaudeixen del dolor que els causa el 
joc en el qual el pare s'amaga i, després, torna a aparèixer perquè finalment es torni amagar. 
El Tànatos freudià està present dins tot ésser humà, perquè les persones tenim la necessitat de 
destruir i de sofrir. La mort està present dins la nostra ment, així com també ho està en el món que 
ens envolta i dins cada cultura que ha conegut la terra. No ens en podem alliberar, està arrelada al 
món i a nosaltres. La transformació de la vida a matèria inert és inevitable i part del món natural 
en què vivim i de la vida mateixa. 
Figura 3: Tànatos i mort. 
Tinta xinesa sobre paper 
(2016).
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3.3. FONTS ICONOGRÀFIQUES
3.3.1. La Serp 
La serp ha suggerit des de les més remotes edats una noció del que és sagrat, molt arrelada als 
condicionaments materials. És a dir, està vinculada a la terra i sembla encarnar el que és 
indiferent, la fredor, la vida en les seves primeres manifestacions, l’evolució que avança i que està 
en procés. 
També era un símbol en la cultura megalítica que representava l'ànima. Sembla que es 
representava la serp com l'ànima dels morts i li donava una forta connexió amb l'inframón. A més 
d’estar connectada amb el món dels morts, dins d’altres cultures, la serp simbolitza la família. La 
“serp de la casa” simbolitzava l’Acròpolis i el pare de família o el cap de família. “El héroe Erecteo, 
el antiguo señor de la acrópolis, a quien atenea expulsó, es una serpiente, y el mito del hijo de Erictonio que. 
Encerrado en una caja, es entregado por Atenea a las hijas de Cecrops, con la prohibición de abrirla, no es otra versión 
del mismo mito …”. ( Ibídem. p.679). 
A vegades, la serp assumeix el paper d’inspirador, de font d’idees i de pensaments. També dins 
moltes cultures hi ha la creença que és immortal, ja que es regenera quan muda la pell. La serp, en 
la religió cristiana, representa el principi del mal dins del relat de la primera culpa (Gen., 3). 
També hi ha hagut múltiples representacions híbrides de la serp i la dona, com a representació 
d'aquesta temptació i mal. “ Esta asociación inicial de la serpiente con el pecado y con el mal en términos 
generales, justifica su presencia en las representaciones del infierno, a menudo como agente torturador de los 
condenados” (Serpiente mordiendo los pezones de mujeres depravadas). (Ibídem. p.680). 
Però també dins el cristianisme es troben representacions simbòliques positives de la serp. La 
recomanació evangèlica “sed prudentes como serpientes” (Mat., 10, 16), (Ibídem. p.680); la serp 
serà un emblema de prudència. També la serp de bonze està relacionada amb Crist, amb 
l'anticipació de la seva crucificació. A la mateixa vegada, crist es relaciona amb una serp nova que 
venç a la vella. Actualment, encara s'utilitza la serp per simbolitzar alguna cosa positiva, com ara 
la serp sobre una copa que significa les farmàcies i la serp enroscada al voltant del bastó 
d'Asclepios que simbolitza la ciència mèdica. 
El pintor Joan Miró, que tenia una simbologia molt complexa dins la seva obra i de la qual la serp 
n’era un símbol, no la representava en sentit bíblic. Li atorguen una connexió amb el principi 
femení, en el qual la serp simbolitza la seducció de la força per la matèria i per la seva condició de 
rèptil. S’utilitza per al·ludir a allò que és primordial i a la forma més primitiva de la vida. Més 
aviat la serp mironiana és una serp celestial o còsmica que vola per l'espai com un esperit. És 
difícil saber si és un esperit destructor o protector de les fonts de la vida i la immortalitat. 
(CORBELLA,1993 ; 82). 
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Figura 4: Tres serps. Tinta xinesa sobre paper (2016).
Tots aquets significats de la serp representen molt bé algunes parts del projecte, representen a la 
perfecció l'evolució i la vida en les seves manifestacions primàries. També representen el pecat, el 
mal i l'ànima. Aquets significats són essencials per poder dur una vida plena, ja que tot això forma 
l'ésser humà tal i com el coneixem.
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3.3.2. El Sexe 
Tant els òrgans sexuals com l'acte sexual formen part de la vida humana i animal des dels inicis de 
la creació.  
Segons el diccionari iconogràfic i de simbologia “las representaciones del órgano sexual tanto masculino 
como femenino, han sido frecuentes entre diversos pueblos, dado a la importancia que éstos concedían al hecho 
reproductor. Cuando la civilización fue introduciendo también en la vida sexual los aditamentos placenteros, aquellas 
representaciones se trivializaron”. (REVILLA, 2012 ; 681). 
El òrgans genitals també es cobrien, però no era per pudor ni por d'ensenyar-los, sinó per 
protecció, ja que es veneraven i eren sagrats. Tot això era perquè eren essencials per la 
supervivència genètica, “lo sagrado se oculta”. (Ibídem .p.682). 
També al llarg de la història s'han representat pràctiques sexuals, les quals normalment són molt 
eròtiques. Fins i tot s'insinuen i poden arribar a tenir un caire pornogràfic. 
El pintor Joan Miró, un artista que tenia una obra molt simbòlica i complexa, també representava 
el sexe tant femení com masculí, al qual atorgava una complexa simbologia. El sexe femení és 
representat en forma de sol càlid i fogós, així donant a entendre la dona com a creadora i 
campiona de tot l'univers orgànic o antropomorf. Miró, conscientment o inconscientment, va crear 
un llenguatge basat en el concepte de Magna Mater que té una forta relació amb la suprema virtut, 
la naturalesa i la pàtria. (CORBELLA, 1993 ; 48). 
També dins la seva obra apareix el sexe masculí com una tabulació o una mànega erecta que 
sorgeix del cos, representant així l'home com a un símbol del naixement i de la perpetuació de la 
vida. (Ibídem .p. 52). 
Dins l'obra les relacions sexuals i els òrgans sexuals representen allò més primari i natural, així 
com l'evolució genètica i uns dels instints més primaris de l'ésser humà. Les relacions sexuals ens 
donen a entendre aquesta evolució i la nostra essència animal. L'acte sexual es l'expressió més 
primària del nostre cos i ser. En canvi, el sexe dins l’obra dóna a entendre l’origen, ens mostra la 
primitivització de la quan no ens podem separar. 
Figura 5: Sexe. Tinta 
xinesa sobre paper (2016).
3.3.3. La Poma 
Durant molts d'anys una llarga tradició cristiana ha atribuït aquesta fruita a l'arbre del bé i el mal. 
“La manzana ha sido entendida como “fruto prohibido” por excelencia y consiguientemente símbolo de pecado. Esta 
significación ha permitido ciertos refinamientos simbólicos, como el que Julián Gállego  analiza en una Sagrada 1
Familia de Zurbarán: << Vemos a San Juanito arrodillado, ofreciendo un cestillo a la Virgen, quién encuentra entre las 
flores la manzana del pecado original, que coge para remediar el error de la primera mujer, mientras el niño toma una 
rama de azahares que aprieta contra el seno materno i virginal>>”. (REVILLA, 2012 ; 468). 
Dins l'obra la poma significa un error comès fa temps, i també tots els pecats, com ara, la luxúria i 
els vicis entre d'altres. La poma representa tot el que ens fa humans. Representa totes les 
temptacions en què l'ésser humà pot caure. La poma és una representació de tots els vicis i les 
temptacions, els quals ens fan les persones que som actualment, des d’allò més primitius fins al 
món actual i contemporani. 
 
 Julián Gállego Serrano (Saragossa, 1919 - Madrid, 2006) va ser un historiador de l’art, espanyol.1
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Figura 6: Poma i pecat. Tinta xinesa sobre paper (2016).
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3.3.4. L’Ocell 
Les representacions d'ocells sempre han format part de l'art, les quals representaven un enviat de 
Déu. Un ésser capaç de de fer d'intermediari entre el món dels Déus i dels homes. Un ésser amb la 
capacitat de viatjar entre el món diví i el món terrenal. Moltes vegades són representats com a 
símbol de superació terrenal gràcies al sentit diví que els solien donar. A vegades també es 
representa l'ànima d'un difunt com un ocell, segons el Diccionari de simbologia i iconografia “el 
alma que se escapa del cuerpo tras la muerte física será representada a menudo bajo la forma de pájaro en vuelo” .
(Ibídem. p.561). 
Els ocells també poden tenir significacions agressives, segons el Diccionario de Simbología e 
iconografía. Els ocells “también revisten significaciones agresivas, particularmente ciertas especies rapaces, que 
simbolizan vicios o peligros espirituales. El cuervo es ave de mal agüero”(Ibídem. p.561).  
Els ocells també estan presents dins l'extensa simbologia del pintor català Joan Miró. Els seus 
ocells estan dotats de rostres amb faccions humanes. Amb això l’artista representa l'ànima 
ascendent com a residu de la vida després de la mort. També és un símbol de d'escapada o evasió i 
segons Loeffler és un símbol d'origen fàl·lic, com el peix, dotats de poder ascendent i espirituós. 
Se’l considera un símbol antagònic o contrari a la serp: un representa el que és primari, físic, 
terrenal i femení, mentre que l'altre una ascendència al que és diví i un símbol masculí. 
(CORBELLA, 1993 ; 79). 
L’obra representa l'ocell com un símbol de llibertat i, sovint, està mort donant a entendre que la 
llibertat ja no existeix, però també el podem veure com un símbol de vicis i perills espirituals. Una 
altra forma de representar-lo és com a missatger dels déus o, fins i tot, com a una materialització 
de Déu. A vegades lliure i d'altres vençut i destruït per l'ésser humà. Per encarnar Déu es veu en 
forma de cigne. 
El cigne dins la història de l'art està considerat com una “Ave que simboliza potencialidades 
creadoras y fecundantes. En el mito de Zeus y Leda reserva el cisne el papel masculino en la 
cópula.” (REVILLA, 2013 ; 165). Dins de l’obra, el cigne representa la divinitat amb poder per 
crear. Alguns cops simbolitza la mort de la divinitat, la mort de la bellesa i de la puresa. D'altres, 
representa totalment el contrari, la vida, la bellesa, la bondat, etc.  
Figura 7: Zeus viu. Tinta 
xinesa sobre paper 
(2016).
3.3.5. El Crani / La Calavera 
La calavera ha tingut molts de significats per moltes cultures arreu del món i al llarg de la història. 
Ha significat la mort, el poder, el perill, etc. 
“El significat de la calavera pels pobles antics depèn de l'atribuït pels mateixos al cap: també la calavera, pel que fa a 
l’estat d'aquesta després del proces de descarnament, es considera un recptacle important de poders”. (Ibídem. p.
126-127). 
“Però la calavera, ja estrictament com a tal, es va considerar també imatge de l’esfera dels cels: dins la llegenda 
islandesa, la calavera del gegant Ymir  després de la seva mort es converteix en la propia cobertura celeste”. (Ibídem. 2
p.126-127). 
“La calavera dins la tradició cristiana com en moltes altres és la representació abreviada de la mort 
i, igual que aquesta, fa elusió a la condició perible del ser humà”. (Ibídem. p.126-127). 
“Actualment, en aplicacions un tant banalitzades, la calavera és un indicador de qualsevol perill mortal. Es coloca una 
calavera, generalment amb dos ossos creuats, en els recipients de productes verenosos, en els conductes electrics d'alta 
tenssió, als llocs perillosos,etc”. (Ibídem. p.127). 
La nostra obra representa la calavera com a símbol de la mortalitat de l’ésser humà, com a un cicle 
que s’acaba: representa el final de la vida i el descans etern. També, a vegades l'hem utilitzada com 
a representació de perill, un perill que aguaita l’home que l'hi pot llevar la vida. 
 
 En la mitologia nòrdica Ymir , va ser el fundador de la raça dels gegants del gebre i una 2
important figura en la cosmologia nòrdica.
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Figura 8: 3 de calavera. Tinta xinesa sobre paper 
(2016). 
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3.3.6. El Cargol 
El caragol sempre ha estat un animal que ha despertat l'interès de les persones que l'observaven i 
l'observen i ha estat valorat simbològicament dins moltes cultures. 
“La espiral de la concha del caracol ha sugerido algunos de sus simbolismos más constantes: analogia con la vulva, 
principio femenino, elemento lunar, aparición y desaparición, eterno retorno. Estos valores eran reconocidos 
igualmente por los aztecas, que representaban a su dios lunar, Texiztecatl, en una concha de caracol; asimismo ésta les 
evocaba la gravidez y el parto”. (Ibídem. p.135). 
La nostra obra representa el caragol com a símbol sexual femení: es representa el sexe femení 
mitjançant un caragol per tota la sexualitat que aquest simbolitza. També es representa el caragol 
com una dualitat entre l’ésser més primari i l'evolució i tot el que aquesta comprèn, com ara la 
ciència, les matemàtiques i el futur. El caragol representa perfectament aquesta dualitat, ja que 
aquest ésser primitiu no ha evolucionat en milions d'anys, però a la vegada és un ésser de closca 
matematicament perfecta. En aquesta closca es pot veure la perfecció de la natura i un símbol de 
complexitat i evolució. En canvi, quan es veu l’ésser que viu dins la closca, el que ens transmet és 
una visió primitiva de la vida, una vida que sembla haver deixat de canviar fa milions d’anys. 
Mirant aquest ésser, veiem també tots els milions d'anys de vida que du a les espatlles. Per a 
nosaltres pot significar també el pas del temps, que no s'imuta ni canvia. Finalment, també li 
podem donar el significat de la llar i de família, ja que per a nosaltres pot representar perfectament 
la casa on un viu. 
En definitiva, el caragol te múltiples significats: el sexe femení i la seva sexualitat, la dualitat 
entre allò primitiu i allò evolucionat i contemporani, el pas del temps que no modifica l’ésser, i per 
acabar, la casa on un viu i la família. 
Figura 9: Olla de cargols. Tinta xinesa sobre 
paper (2016).
3.3.7. La Bombeta 
La bombeta té un significat que li hem donat nosaltres. Per donar-li aquest significat hem tingut en 
compte el que ens evoca aquest objecte.  
Per a nosaltres, la bombeta és, en primer lloc, un símbol de llum, una llum que il·lumina l'objecte, 
l’ésser i l'espai. A vegades pot estar apagada, representatnt així una falta de llum. 
En segon lloc, la bombeta representa les idees, les quals per un artista són el més important. Aquesta 
llum pot estar apagada representant així una falta d'aquestes. Encesa, pot representar també un bon 
estat d’ànim o la creació d’idees. 
En tercer lloc, la bombeta significa el sol, i la divinitat que ens observa des del cel si aquesta penja 
des del sostre. Si la bombeta està apagada i al terra, ens dóna a entendre la mort de Déu. 
En quart lloc, i per a nosaltres el més important, la bombeta representa l’evolució de l’ésser humà i 
la seva modernització.  
La bombeta també pot tenir un significat semblant al de l’espelma. L’espelma “(vela) es motivo 
frecuente en la pintura durante muchos siglos en cuanto uno de los escasos medios para combatir la oscuridad. Algunos 
artistas como Georges de La Tour , lograron bellos efectos de la contraposición luz-tiniebla. Mas, a parte esta 3
cotidianidad, la vela ha formado parte de muchas <<vanidades>> en cuanto la precariedad de su luz —en duración y en 
intensidad – es símbolo de la brevedad y la debilidad de la existencia humana”. (Ibídem. p.771). 
 
 Georges de la Tour, va ser un pintor francès barroc. Va ser un pintor famós en vida, encara que va caure en 3
l'oblit fins al segle XX , quan la seva obra va ser redescoberta per diversos investigadors.
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Figura 10: Bombeta. Tinta xinesa sobre paper (2016).
3.3.8. L’Ampolla 
L’ampolla per a nosaltres es un recipient que conté aigua, la qual és essencial per a la vida i per què 
aquesta vida evolucioni i es formi. 
“El agua, probablemente, el mas rico y positivo de los símbolos, que se resuelve, en cualquier caso, en término de vida: 
base en la que todo debe apoyarse. 
Es el agua uno de los cuatro elementos en las cosmologías tradicionales. Se le atribuye un carácter femenino y 
fecundante. Abundan los mitos de los orígenes según los cuales brota la vida de las aguas: con lo cual anticipan la actual 
hipótesis científica para la que, efectivamente, las primeras células vivientes apreciaron en el agua. Así, en el antiguo 
Egipto. En Mesopotamia se registra la misma intuición. Los dos dioses principales representan el principio acuático: 
Apsu las aguas dulces  y Tiamat el oceano o aguas saladas; y la creación se produce a partir del cuerpo dividido de 
Tiamat. También algunos pensadores griegos señalaron el agua como principio de todo. 
Por otra parte, las capacidades del agua para limpiar, borrar manchas, fecundar, etc., la han hecho concebir como factor 
purificador: símbolo y al propio tiempo causa eficiente de purificación. Sumergirse en el agua puede revestir entonces el 
doble significado de sumirse en lo primigenio (= retornar a los orígenes) y limpiarse de culpas: tal es el simbolismo del 
bautismo cristiano – que en los primeros tiempos se efectuaba por inmersión –  , heredero , por tanto, de una noción 
común a la humanidad. 
Los significados positivos del agua se potencian entre los pueblos agrícolas y mas aún a los oriundos del desierto, que la 
ven como maxima bendición. En este marco hay que valorar las expresiones bíblicas como <<aguas vivas>>, lluvia, 
rocío, etc., que caracterizan una situación edénica, sea pasada o prometida. 
Mitos tardíos como el de la <<fuente de la eterna juventud>> no hacen sino insistir en el concepto del agua como 
regeneradora. Otro tanto se aplica a los milagros y curaciones efectuada por medio del agua (por ejemplo, en Lourdes), 
signo sensible de una renovación espiritual. Pertenece a todo este discurso simbólico la veneración del manantial o de la 
fuente, así como la personificación eventual de los mismos: vestigios paganos que la fe cristiana tampoco ha aniquilado, 
sino asumido (tal es el caso, entre muchos otros, del templo romano en las fuentes del Clitumno, adaptado como capilla 
cristiana). 
El agua conecta simbólicamente también con la mujer, la luna, la inmortalidad, etc.”. (Ibídem. p.25)”. 
Per a nosaltres l’ampolla té una estreta relació amb l'aigua, ja que és el recipient on s'emmagatzema. 
És un recipient de vida, necessari per a l'home que necessita l'aigua que conté per poder viure. Així 
mateix, entrant en un tema més personal, l'aigua i l’ampolla per a mi són molt importants, ja que a 
causa d'un problema renal necessito beure molta aigua. Per això, és un objecte amb el qual 
m'identifico. Conté un líquid essencial per a la meva supervivència. 
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Figura 11: Ampolles de 
tot. Tinta xinesa sobre 
paper (2016).
3.3.9. La Copa 
La copa ha tingut diferents significats al llarg de la història i dins diferents cultures i religions: dins 
la religió grega, el cristianisme i algunes religions paganes. 
“El simbolismo de la copa se refiere a realidades benificiosas, aunque de variable categoría: recuerda la bebida de la 
imortalidad. Esta línea simbólica es la heredada por el cristianismo en la copa eucarística o cáliz o el santo grial. Evoca 
también la abundancia, el optimismo y la alegría: es atributo de Baco y de Bonus Eventus , personificación romana de 4
los acontecimientos dichosos. Correggio representó a Bonus Eventus en el convento de San Pablo de Parma con una 
copa en la mano y un cuerno de la abundancia en la otra. 
La copa es también símbolo cósmico: su forma hemisférica  se tiene por resultante de la partición del huevo del mundo. 
Durante el románico, la copa, sobretodo cuando estaba prevista de tapa, se asimilaba al corazón. 
Los muy diversos ritos de libación que se registran en la moyoría de las religiones dependen de las significaciones 
aludidas: pueden implicar una participación mística en la divinidad, propician gracias o favores, constituir promes o 
juramento, etc. 
Tampoco carece de relación con una tan constante tradición el empleo actual de la copa como premio de las 
competiciones deportivas: en cunto símbolo de victoria. 
La copa sigue representando la prenda de la abundancia. La copa para lso deportistas profesionales va acompañada de 
sustanciosos rendimientos dinerarios. 
Solo últimamente se introduce un <<ritual laico >> que enlaza con simbolismos anteriores: el campeón bebe cava en la 
copa recién conquistada, en medio de los aplausos del publico”. (Ibídem. p.185). 
Dins la nostra obra, la copa simbolitza el cor i la sang. Representa la beguda de la immortalitat, 
vessada pel terra, assimilem així la nostra pròpia mortalitat. També, pot estar a la mà de l'home o al 
seu costat, cosa que representa les ànsies de viure i poder assimilar el pas del temps. També 
nosaltres la podem veure com una cura per tots els mals i un mitjà per aconseguir la salut sempre 
desitjada. Per a nosaltres la copa és un símbol que, a la vegada, pot representar la vida i la mort. 
 
 Bonus Eventus: En la mitologia romana, déu relacionat amb l'agricultura. Aquest és una deïtat benèvola 4
que segons s'explica, repartia els béns i propiciava els bons auguris.
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Figura 12: Copa d’aigua i maduixa. Tinta xinesa 
sobre paper (2016).
3.3.10. El Gos 
El gos ha tingut molts significats al llarg de la història: ha estat guardià de l'inframón o infern, ha 
simbolitzat fidelitat, col·laboració, etc. És un animal que ha despertat la nostra admiració i 
veneració al llarg del temps. 
“El perro, es un animal asociado antiguamente al mundo inferior, las divinidades ctónicas o la muerte. Es posible que su 
función como psicopompo le fuese atribuida para prolongar en la otra vida su relación de proximidad respecto del 
hombre, lograda probablemente en épocas arcaicas: el perro es el guia por el reino de las sombras y así se suscitan 
divinidades mortuorias caniformes, como anubis, xolotl , etc.”. (Ibídem. p.584). 5
La relació del gos amb el món del morts és evident dins moltes cultures. El gos com a guia i llum, 
ens marca el camí dins el món dels morts, l'infern i les tenebres. Dins l'obra el gos pot significar la 
mort, però normalment per a nosaltres té un significat més aviat d'autorretrat, d'amic, de companyia 
i d'aquests instints tan marcats que té. 
“Como guardián de los infiernos, el perro incorpora a su misión habitual de vigilancia y protección de los valores 
subterráneos indicados: su versión más caracterzada es Cerbero”.  (Ibídem. p.584). 
El gos dins l'obra pot tenir el significat del treball més habitual que fa dins la realitat: la vigilància i 
la protecció d'aquells que estima. És un significat molt primitiu i que parteix de l'instint, un instint 
que comparteix amb molts altres animals, un d’ells l’home. 
“También es para muchos pueblos un héroe civilizador (aporta el fuego en diversas tradiciones), un antepasado mítico o 
un símbolo de energía sexual”. (Ibídem. p.584). 
El gos a part de protector i guia, també és un símbol de civilització i un símbol d’energia sexual, 
cosa que, dins la nostra obra, simbolitza la sexualitat animal i primitiva. Representa un dels instints 
més primaris de l'ésser humà amb el qual és crea la vida. Rrepresenta l'instint més primitiu, el de 
reproduir-se, és el símbol de la sexualitat animal i primaria. 
També el gos pot representar els aspectes mes obscurs en que es troba l'ésser home i la humanitat. 
 
 
 Xólotl, en la mitologia mexicana i tolteca és el déu de l'ocàs , dels esperits , dels bessons i del Venus 5
vespertí , el qual ajudava als morts en el seu viatge al Mictlán , senyor de l'estrella de la tarda ( Venus ) i de 
l'inframón.
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Figura 13: Gos dormint. Tinta 
xinesa sobre paper (2016).
“Hubo pueblos que consideraron al perro excusivamente bajo los aspectos más sombríos, como los israelitas o los 
musulmanes. Aquella prevencion judía hacia los cánidos hace entender bajo una nueva luz el detalle de la parábola del 
pobre Lázaro : cuando se dice de éste que los perros le lamían las llagas, es una imagen estremecedora de su miseria”.6
(Ibídem. p.584). 
Però, clarament representa els valors de la fidelitat y col·laboració amb l'home. Aquests valors van 
sorgir dins l'Edat Mitjana cristiana. 
“El perro comienza a ser representado en los sepulcros a los pies de las figuras yacentes. Su empleo constante como 
símbolo de la fidelidad se consolida a partir del Renacimiento. También es atributo de la vigilancia y de la paciencia y 
animal emblemático, por compañero de cacerías, de la diosa Diana”. (Ibídem . p.584).  
El gos al segle XX va adoptar un caràcter familiar gràcies als dibuixos animats, totalment diferent 
del caràcter autobiogràfic del gos de Giacometti: l'artista es sent identificat amb el gos vagabund, 
famèlic i cobert de paràsits que va veure i que va representar. Així, al llarg del temps el gos ha 
simbolitzat qualitats importants per a l'home: la guia, la fidelitat, l'infern, l'energia sexual, etc. 
 La paràbola del ric Epuló i el pobre Llàtzer (Lazaro), és una paràbola pròpia i exclusiva de l' 6
Evangeli de Lluc que la posa en llavis de Jesús de Natzaret. Relata la història de dos homes i la 
destinació de cada un d'ells : el pobre Llàtzer , ple de nafres i sense socors, és portat després de 
la seva mort al si d'Abraham , en tant que el ric , que vesteix de porpra i lli i banqueteja cada dia , 
sofreix turments a l'Hades després de ser sepultat.
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3.3.11. El Peix 
El peix és un símbol que va lligat a l'aigua i a tot el que aquesta comporta. És un animal simbòlic 
dins la religió cristiana i també a dins la nostra obra. 
“El pez es un símbolo correspondiente al agua y a lo que ésta conlleva: nacimiento, regeneración. Abundan sus 
relaciones o coincidencias con los simbolismos de la luna. Por otra parte, se han registrado numerosos mitos de peces 
primordiales o de seres ictioformes que asumen funciones de héroe cultural: su origen se explica por las mismas 
razones. 
Durante los primeros tiempos cristianos, el pez representó a Cristo, debido a la necesidad de evitar cualquier evocación 
de la cruz”. (Ibídem. p.587). 
Per a l’obra, el peix no té cap significat religiós, no té relació amb cap divinitat ni amb Crist mateix, 
però sí que té una forta relació amb l'aigua i tot allò que s’hi relaciona. El fet que l’aigua sigui 
essencial per a la formació de la vida, li dóna també té un significat d’origen: la nostra procedència. 
Se li pot atribuir una relació amb Mallorca pel seu mar, de gran importància per a tota la gent que hi 
viu i que hi ha viscut. El peix és una representació animal de Mallorca. 
El peix, dins l’obra, té multiples significats: una interpretació del peix ens suggereix l'aigua, el mar, 
i la seva rellevància en la vida i en el nostre origen, però també Mallorca, la nostra terra. 
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Figura 14: 4 peixos. Tinta xinesa sobre paper. 
(2016).
3.3.12. El Mar / Aigua 
Al llarg de tots els temps, el mar ha estat sinònim de vida, de desconeixença, de perill i de 
inmensitat: ha estat venerat i temut alhora. Font de misteris, déus, llegendes i criatures fantàstiques i 
desconegudes, el mar no és només la major concentració d'aigua sobre la terra, també és el déu, el 
monstre, les llegendes i les cultures que s'hi aferren. 
“El mar, inmenso receptáculo de las aguas, sede del origen de la vida. Así lo recogen numerosos mitos, y el estado 
actual de la ciencia por su parte, parece afirmarlo también. El mar simboliza igualmente el dinamismo propio de la vida, 
con sus ambivalencias. En el Próximo Oriente antiguo, el mar primordial era una entidad temible incluso para los 
dioses. 
Durante largas edades, el mar fue considerado habitáculo de monstruos amenazadores: así lo recoge la cartografía 
medieval. Es camino hacia lo desconocido, pero al propio tiempo obstáculo que aísla de ello. Los dioses y héroes 
navegantes tuvieron unas connotaciónes culturales comparables, con ciertas salvedades, a los personajes modernos de 
ficción, se supone, llegados de otras galaxias”. (Ibídem. p.469-470).  
El mar és vist com el centre i l’origen de la vida, com a inmensa i inacabale font d'històries i de 
perills, com a territori inexplorat, casa de monstres terribles que enfonsen els vaixells. És un territori 
respectat inclús pels déus, infinit i inacabable per a l’home, que ens dóna també aliments. 
És tan gran, que sovint no se l’inclou quan es parla d’aigua, tendim a entendre aigua com l’aigua 
dolça que bevem . El considerem, més aviat, origen de vida i casa de la majoria de criatures que 
viuen al planeta terra, la majoria desconegudes. En canvi, l'aigua dolça és necessaria per la vida 
d’una altra manera, cosa que féu que tant les tribus indigènes, com les persones de l'Edat Mitjana i 
antiga no ho consideressin el mateix. 
“Todavía hoy, los maremotos, los tifones o los <<sunamis>> estremecen de pánico incluso a las generaciones 
dominadoras de todas las técnicas: el mas les sobrepasa e impone, de vez en cuando su terribilidad”. (Ibídem. p.
470). 
El mar, encara que sigui terrible, immens i desconegut pèls déus i homes de totes les èpoques, dins 
l’obra només és símbol de l'origen de la vida i de totes les coses. És, també, una referència a 
Mallorca i a la font de molta de la inspiració. El mar és fascinant i té un paper essencial sobretot si 
es viu a una illa, envoltat d’aquesta immensitat; és una veneració pagana a allò que ens fa sentir tan 
insignificants i únics. 
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Figura 15: Ones. Tinta 
xinesa sobre paper 
(2016).
3.3.13. La Figuera 
La figuera ha tingut una gran simbologia al llarg de la història i en diferentes cultures, com ara dins 
la cultura cristiana i la budista. El seu fruit ha estat apreciat i, a la cultura mallorquina, és un símbol 
del sexe femení i a la fertilitat. 
“La higuera, es un símbolo de la abundancia y de la sabiduría religiosa. Para el budismo es nada menos que el árbol de 
la badhi, a cuya sombra el Buda recibió su iluminación, coincidente con el eje del mundo; en lo sucesivo, gustaría de 
sentarse bajo una higuera para adoctrinar a sus discípulos. 
Todo ello conduce a concebirla también como árbol de la inmortalidad y del conocimiento superior, en cuanto 
realidades íntimamente conexas para el pensamiento oriental. 
Tomado al pie de la letra el relato de la vergüenza de Adán y Eva tras su culpa (Gén.,3,7), la iconografía cristiana ha 
utilizado habitualmente la hoja de la higuera para cubrir el sexo de ambos personajes desnudos. Por otra parte, en la 
línea antijudía, la higuera seca, esto es, reducida a esterilidad, sirvió para representar la sinagoga, en cuanto opuesta a la 
Iglesia”. (Ibídem. p.353).  
A l'obra la figuera té relació amb la saviesa i també amb el sexe. En la cultura pagesa mallorquina, 
la figa fa referència al sexe femení cosa que converteix la figa i la figuera en símbols d’abundància i 
fertilitat.  La figa i els altres símbols de sexualitat, fan l’obra molt sexual, molt primària, ja que el 
sexe és un dels instints humans i animals més primaris. És una de les coses que ens fa més vius, 
animals i humans a la vegada. 
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Figura 16: Figuera de la senyora. Tinta xinesa 
sobre paper (2016).
3.3.14. El Gall 
En moltes cultures, el gall ha esta venerat i valorat, tant pel seu vincle amb el sol, com a animal de 
consum i com a valent guerrer. 
“El gallo, por su precoz despertar, ave solar, anunciadora del sol y debido a ello simbolizadora de actitudes de alerta. En 
la antigüedad clásica fue ave consagrada a Esculapio, aludiendo a la vigilancia necesaria para el médico. Esta nociónde 
vigilancia se hizo extensiva a otras órdenes. Probablemente, el frecuente emplazamiento de un gallo en la veleta de los 
templos medievales se refiere a esta misma virtud en su versión cristiana. O bien recoge el sentido místico de un 
temprano saludo de la comunidad de los fieles a Cristo-sol, cunado éste despunta. 
El gallo fue también atributo de Mercurio. Por su parte, Ripa lo aplica a los celos. En fin, es atributo de la Pasión de 
Cristo, evocando a las negaciones de pedro”. (Ibídem. p.318). 
En l’obra, el gall no té cap d'aquests significats, és, simplement, un autorretrat de l'autor. A vegades 
pot aparèixer amb un pinzell a la pota o al costat d'un gall més vell i malferit, cosa que representa la 
sang nova i el torn dels joves per agafar el poder. Altres vegades pot simbolitzar competència. 
L’atractiu d'aquest animal és la gamma de colors que té,  la seva noblesa i elegància: és un animal 
prou valent i bonic per voler-s'hi identificar. 
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Figura 17: Brega de galls. Tinta xinesa sobre 
paper (2016).
3.4. NEOEXPRESSIONISME ALEMANY 
Va ser un moviment artístic que va sorgir a Alemanya a mitjans dels anys setanta, però va 
aconseguir la seva maxima popularitat als anys vuitanta. Es va estendre per la resta d'Europa i 
Estats Units. 
Va ser un moviment lligat a la transvanguarda italiana i a la figuració lliure francesa, va sorgir com 
a contraposició al minimal art i a l'art conceptual, els més populars en els anys setanta. El 
neoexpressionisme es caracteritza per la seva agressivitat, la seva gamma extensa de colors i el seu 
retorn a la figuració, molt burda i rudimentaria. 
Els neoexpressionistes alemanys tenien una manera de pintar que expresava agressivitat, en canvi 
els pintors americans com ara Basquiat i Haring combinaven aquesta agressivitat amb l'humor i la 
ironia. 
El neoexpressionisme va ser el primer moviment de postguerra, després de la Segona Guerra 
Mundial, en tractar els temes de la guerra, el seu passat nazi i la seva història; fou el primer 
moviment en ridiculitzar i ironitzar el seu passat nazi. 
El moviment s’inspira en els moviments anteriors com l'expressionisme alemany: no es va allunyar, 
ni destruir els moviments anteriors, s'hi va adaptar i va sorgir d'obres i pintors d'aquests moviments, 
com ara Emil Nolde, Max Beckmann, George Grosz, Edvard Munch, etc. 
Els quadres de gran format, amb una gamma de colors molt variada, de vegades fins it tot saturada, 
el caracteritzen, així com el retorn a la figuració sense refusar l’abstracció. Representa la figura 
humana de manera expressiva, burda i descuidada.  
El director del museu de Aquisgran, Wolfgang Becker, es va referir als neoexpressionistes —com 
ara Georg Baselitz, Anselm Kiefer, Markus Lüpertz, Jorge Rando, Karl Horst Hödicke, Jörg 
Immendorff, Dieter Krieg, Sigmar Polke, etc—, que tenien en comú una agresivitat temàtica, 
normalment sexual i cromàtica, amb colors fluorescents, amb el nom de “Die Neue wilden”, els 
nous salvatges. 
L'expressivitat de les pinzellades o de les aiguades és una qualitat important dins l'obra 
neoexpresionista; és una força que expressa ràbia, agressivitat, violència, i alhora agilitat, calma i 
tranquil·litat, temes propis de l'obra. És una manera apropiada de transmetre les pulsions primitives 
de vida i mort, que representen el sexe, la pròpia persona, el nostre voltant, i la mort inevitable. 
La nostra obra està considerada neoexpressionista per la seva tècnica, la seva expressivitat i els 
temes que tracta. Els temes de la recuperació de la figura, el sexe, la mort i el primitivisme estan 
presents dins l'obra, també presents dins l'obra neoexpressionista d'artistes com ara Markus Lüpertz, 
George Baselitz o Miquel Barceló, referents de la nostra obra. 
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3.5. REFERENTS ARTÍSTICS 
3.5.1. PAUL GAUGUIN 
Paul Gauguin va ser un artista fracès post impresionista i simbolista. Les seves obres més rellevants 
son pintures, però també va treballar en gravat, escultura de ceàmica i escriptura. El seu ús 
experimental del color i el seu estil sintetista van ser claus per la seva distinció respecte a 
l'impresionisme. La seva obra i el seu treball van servir d’inspiració i referent per els vanguardistes 
francesos i artistes com ara Matisse o Picasso. (Fundación Wikipedia, Inc, 2016). 
Gauguin és, per a molts, el creador del simbolisme; fou una figura clau d’aquest moviment artístic. 
La seva experimentació intrèpida amb el color i els ciments de l'estil sintetista de l'art modern, i la 
manera d’expressar el significat intrínsec dels temes en les seves pintures, van ser la base del 
primitivisme. La seva obra va contribuir en l’evolució de la pintura i un referent pels expressionistes 
alemanys. 
L'obra de Gauguin era tan nova i potent que el propi Van Gogh, amb el qual va tenir una amistat que 
va acabar en una forta enemistat, va dir: “¡Formidables! No fueron pintadas con el pincel, sino con el falo. 
Cuadros que son, al mismo tiempo, arte y pecado [...] Esta es pintura que sale de las entrañas, de la sangre, como el 
esperma sale del sexo”. (Fundación Wikipedia, Inc, 2016). 
L'obra de Gauguin esta influïda per la vida de l’autor, ja que tot el que ha viscut al llarg de la seva 
vida està representat als seus quadres; ha modificat la seva manera de veure i apreciar el món en què 
vivia. De petit va viure Perú, cosa que el marcà fortament: les imatges de Perú el van acompanyar 
tota la vida. Arran de la seva fascinació per les velles cultures peruanes, Gauguin arribaria a utilitzar 
la imatge d'una mòmia peruana a més de vint de les seves obres. 
 
“Las primeras memorias de Gauguin fueron de cómo su madre usaba vestimenta tradicional de Lima, un ojo que 
espiaba detrás de su manteau, el misterioso velo de un ojo que usaban todas las mujeres de Lima. [...] Él siempre sintió 
atracción por las mujeres con un estilo tradicional a la vista. Este debió haber sido el primero de muchos de los vestidos 
coloridos que invadirían su imaginación”. (Fundación Wikipedia, Inc,  2016). 
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Figura 18: Gauguin. Tinta 
xinesa sobre paper (2016).
En aquest text es pot veure de quina manera tan forta les seves experiències i records van deixar 
petjada en l’autor i la seva obra. 
Gauguin era un artista bohemi, va dedicar-se completament a la pintura des que va deixar de 
treballar com a agent de borsa. Això el va conduir a la pobresa i va haver de vendre la seva 
col·lecció de quadres. 
Va ser un artista que sempre es va inspirar en allò que l'envoltava, va començar pintant escenes de 
casa i paisatges, després les vistes i els pastors de la bretanya francesa, i a partir d’aquell moment 
van començar a aparèixer les seves primeres pintures sintetistes i simbolistes, que experimentaven 
amb el color. 
Les seves ànsies de veure món i el seu malestar a França el van conduir a Martinica, Tahití, Illes 
Marqueses, etc. Els paisatges, la gent i la cultura d'aquests llocs van tenir un gran impacte en 
l’autor, i la seva obra va agafar un aire primitiu, sexual i exòtic. El salvatgisme de la seva obra va 
estar influït pel contacte amb aquestes terres llunyanes, però també hi contribuïa el fet que ell 
mateix es considerés un animal salvatge —cosa que, probablement, va dur-lo a viure a aquests 
indrets primitius i selvàtics. 
L'obra de Gauguin, igual que la nostra, està fortament influïda per les experiències i vivències, ja 
que tot això és una gran font d’inspiració. La nostra obra també té una forta referència al 
primitivisme i a l'animalització i tendeix indubtablement a tot allò primigeni i sexual. La manera 
d’investigar amb el color i representar la vida i el cos femení de Gauguin sempre ens ha fascinat i, 
en certa manera, ha marcat la nostra obra: és un referent important. 
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3.5.2. PABLO PICASSO 
Pablo Ruiz Picasso va ser un pintor i escultor espanyol, creador, juntament amb Georges Braque, 
del moviment avantguardista, el cubisme.  
És considerat un dels mes grans pintors del segle XX, va participar en molts moviments artístics 
que es van escampar pel món i va ser, també, un gran referent que va influir a altres grans artistes 
del seu temps. Va ser un pintor molt treballador i productiu, i va abordar altres tècniques com ara el 
dibuix, el gravat, la il·lustració de llibres, l'ecultura, la ceràmica i el disseny d'escenografia i 
vestuari per a montatges teatrals. (Fundación Wikipedia, Inc, 2016).  
L'obra de Picasso va estar fortament influïda per les seves relacions amoroses, les seves amants van 
ser una font d'inspiració, i van fer que la seva obra canviés radicalment. Es podria arribar a dir que 
va ser gràcies a aquestes amants que Picasso ha arribat a ser el pintor que actualment venerem.  
Des que era petit va estar envoltat de dones i això va formar el caràcter que de més gran tenia. La 
figura femenina sempre ha estat representada a les seves pintures, sobretot representava les seves 
models, amants i les prostitutes que visitava. Picasso va ser una persona moguda pel sexe femení, 
influït per tot el que veia i els moments que passava amb les dones. 
A l'obra de Picasso, igual que a la nostra, la figura femenina hi és molt present i també és 
condicionada per les pròpies experiències amb les dones. La vida i les relacions ens influeixen i 
creen el que serem al llarg de la nostra vida. El cos femení és un detonant d'idees i una font 
d’inspiració, i quan tot això es mescla amb sentiments de ràbia, amor o veneració, es crea una pluja 
d'idees de vegades sexuals, d’altres vegades més belles, però sempre amb una energia i veracitat 
irrefutables. L'obra de Picasso i, sobretot, la seva manera de representar la vida, ens ha influït i 
fascinat de tal manera que ha marcat la nostra obra. 
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Figura 19: Minotaure de Picasso. 
Tinta xinesa sobre paper (2016).
3.5.3 LUCIAN FREUD 
Lucian Freud, nét de Sigmund Freud, va ser un pintor i gravador britànic, considerat un dels artistes 
figuratius més importants de l'art contemporani. 
Després d'haver-se iniciat en el surrealisme en la seva joventut, es va convertir, després de la 
Segona Guerra Mundial, en un dels principals representants de la pintura figurativa anglesa. 
Especialitzat en retrats que solen excloure l'expressió de sentiments, representava els personatges 
sota una forta llum, i amb una carnalitat molt perceptible en el cas dels nus, on es poden apreciar els 
organs seguals detalladament, donant-hi així importància. (Fundación Wikipedia, Inc, 2015).  
Freud pintava a partir de pulsions, representava les persones molt carnals de tal manera que fins i tot 
la carn semblava palpable;  les persones representades tenien el seu propi pes dins l’obra. 
El pintor tenia una forta relació amb els animals, segons ell s'entenia més bé amb els animals que a 
les persones. De petit va estar en contacte amb gossos i cavalls, entre d’altres, i en moltes de les 
seves obres es representa a ell com un gos sobre al llit o com un cavall. El propi pintor es 
considerava naturalista abans que pintor: es dedicava a estudiar el cos humà i els animals. 
Va ser un pintor amb una vida sexual molt activa, va tenir catorze fills, i es nota el seu gran desig 
sexual, representat dins les seves obres. Els models estan disposats en unes postures en què els 
òrgans sexuals destaquen i estan representats molt realistes i amb molt detall, cosa que els dóna 
molta importància. 
La nostra obra i el nostre discurs artístic tenen bastantes coses en comú amb l'obra de Freud. La 
nostra obra té un instint sexual representat i també un instint animal. Freud també parla d'un d'els 
impulsos més primaris de l'ésser humà, l'instint sexual, i ens dóna a entendre aquesta pulsió animal, 
aquest instint primigeni que no es pot amagar, a través de les seves representacions. Freud, igual 
que Gauguin, es considerava un animal. La seva prinzellada potent expressa algunes de les coses 
que el seu avantpassat, Sigmund Freud, va tractar amb la filosofia: expressa  l'eros i el tànatos de 
l'ésser humà. El realisme cru de freud i la seva manera de representar el cos humà i el sexe ha 
marcat fortament un abans i un després en la nostra obra. 
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Figura 20: El gos de Freud. 
Tinta xinesa sobre paper 
(2016).
3.5.4. MARKUS LÜPERTZ 
Markus Lüpertz va néixer a Liberec l'any 1941. Forma part d'una generació d'artistes que va viure la 
reconstrucció ideològica i ecònomica d'una Alemanya destrossada per la guerra, en què el context 
artístic era fundamentalment internacional. Ell i també artistes com Baselitz i Kiefer, entre molts 
altres, tenien una manera de fer art, uns ideals i uns pensaments en comú, pels quals van ser 
agrupats sota el mateix nom pel director del museu d’Aquisgran, Wolfgang Becker, com a “Neue 
Wilder”, Nous Salvatges. Entre tots van crear el neoexpressionisme alemany.  
El grup de neoexpressionistes va introduir una nova manera d'entendre i apreciar l'art alemany. 
Lüpertz va dir: “La motivación esencial en el arte es un estado de conflicto permanente. Y la lucha contra la muerte 
es el conflicto más importante que ha de encarar el artista, consciente o inconscientemente”. (DEPARTAMENTO 
DE EDUCACIÓN I ACCIÓN CULTURAL, 2013 ; 2). 
Lüpertz és considerat un dels artistes més importants dins el grup de neoexpressionistes. La seva 
obra, que inclou pintura, escultura, dibuix i poesia, ha resultat en una de les trajectòries més sòlides 
del seu moment i connexa amb el moviment.  
La seva obra suposa l'origen del neoexpressionisme, s’hi veuen els referents que aquests tenien, les 
idees i les composicions que agafaven dels expressionistes i de l'art clàssic europeu. 
“En su obra, Lüpertz vuelve la mirada hacia la tradición alemana del realismo para encontrar su propia identidad, pero 
siempre a la búsqueda de una “nueva imagen”. A su vez, todo su trabajo está imbuido de las preocupaciones formales 
propias de la pintura europea desde épocas anteriores. Esto se aprecia en su interés porque los rasgos figurativos estén 
comprimidos en manchas silueteadas, al modo de las vidrieras de la Edad Media o del trabajo de expresionistas 
alemanes como Kirchner o Beckmann. También es antiguo su sentido de la frontalidad, que se inspira tanto en los 
iconos rusos como en muchos otros artistas de la modernidad. Además, Lüpertz entiende la naturaleza no como algo 
para ser visto sino para ser vivido. Se trata de una naturaleza humanizada”. (Ibídem .p. 3). 
L'obra de Lüpertz comprèn una gran quantitat de motius sexuals que també hi són presents a la 
nostra obra, com ara els plàtans o els nus femenins. L'obra de Markus Lüpertz comparteix amb la 
nostra l’energia pròpia del neoexpressionisme i l’eros: les pulsions sexuals són molt importants dins 
la nostra obra. Són part de la vida i formen els éssers vius tal i com els coneixem, són tan antigues 
que formen part dels nostres instints més profunts i arrelats. Els temes que tractaven Lüpertz i els 
neoexpressionistes són temes clàssics que han interessat a l'ésser humà al llarg de la història, però es 
van anar perdent mentre avançava aquest estil. Lüpertz ens ha influït tant per la seva temàtiva com 
per la seva manera de pintar. 
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Figura 21: Markus Lüpertz. 
Tinta xinesa sobre paper 
(2016).
3.5.5. JEAN-MICHEL BASQUIAT 
Jean-Michel Basquiat va ser un artista, pintor, escriptor, poeta, músic i dibuixant dels Estats Units 
que va formar part del neoexpressionisme nord-americà. (Fundación Wikipedia, Inc, 2016).  
L'obra de Basquiat té una energia i expressivitat aclaparadores, que es caracteritza pel seu sentit de 
l'humor i pels temes actuals i d’experiències personals que tracta, com el racisme, la injustícia, el 
mercat de l'art, etc. 
L’experiència viscuda de l’artista apareix sovint a les seves obres. Va viure un temps al carrer, en la 
pobresa, cosa que el féu adoptar el paper crític amb la societat que el seu art transmet. 
Basquiat pintava amb colors normalment plans i figures infantils, senzilles i expressives. La seva 
manera de pintar no ha aportat res a la nostra obra, però ambdues obres representen la vida del 
pintor: són autobiogràfiques, parlen de temes viscuts. El que ens crida més l'atenció de l'obra de 
Basquiat és la seva manera de plasmar la vida i tots els problemes que comporta, i com les 
experiències viscudes ens marquen a nosaltres i, per tant, al nostre art. L'obra de Basquiat és una 
obra fresca, potent i contemporània que, en certa manera, ens a influït. 
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Figura 22: Basquiat. Tinta xinesa sobre paper 
(2016).
3.5.6. MIQUEL BARCELÓ  
Miquel Barceló és un artista mallorquí, nascut a Felanitx, reconegut i valorat internacionalment. Ja 
de ben jove pintava i era molt productiu. Se’l podria considerar neoexpressionista, però del 
moviment artístic en concret que va sorgir a Mallorca després de la mort de Franco. Va assolir 
reconeixement i fama des de molt jove i va tenir un ascens fugaç: de gairebé no tenir diners ni per 
poder-se pagar els materials, va passar a representar Espanya a la biennal de São Paulo. 
És l'artista espanyol —viu— més cotitzat, i tot i que no hagi triomfat als Estats Units, és ben 
reconegut arreu d’Europa. 
Es nodreix del món que l’envolta, normalment pinta el que veu, experimentant amb tècniques i 
maneres noves de crear art. Se’l podria considerar artista experimental perquè molta de la seva obra 
és una investigació sobre la pintura.  
La seva obra s’inspira sobretot en la seva vida i les seves experiències: el Mar Mediterrani, 
l’insularitat, Mallorca —el seu lloc d’origen—, el primitivisme, i el món que l’envolta: quan vivia a 
Barcelona pintava l'interior del seu taller, autorretrats pintant i ell dins la biblioteca; quan va viatjar 
a Portugal pintava el mar i vaixells; quan va anar a París va pintar el Louvre, i quan va anar a Àfrica 
va pintar la gent d'allà, els paisatges blancs que veia des de la seva casa de Mali i el riu Níger. 
Barceló és un artista que sembla necessitar viatjar per poder pintar, pot considerar-se romàntic. La 
seva manera de pintar ha anat canviant amb conformitat amb els canvis en la seva vida, però 
mantenint-se fidel al seu discurs, que normalment parla de la mort. 
Miquel Barceló és mereixedor d’una gran admiració, és un gran referent: la nostra obra també parla 
del mar, de la insularitat i l'origen, un origen comú; les dues obres mostren l’experiència viscuda de 
l’autor, la nostra, potser, de manera més simbòlica que la seva. El seu art expressiu, autobiogràfic i 
espontani ens ha impactat fortament des de la infància i el fet de tenir un mateix origen podria 
explicar que la nostra manera de veure el món sigui semblant.  
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Figura 23: Miquel Barceló. Tinta xinesa sobre 
paper (2016).
4. PART2: ANÀLISI DE L’OBRA 
4.1. ORIGEN DE LES IDEES 
El cos humà és com una esponja que absorbeix tot el que l'envolta o com un recipient on s'hi 
guarden tots els records, emocions i experiències.  Tot el que l'home aprèn, observa, viu i sent queda 
dintre seu i en el nostre cas surt en forma d'art, de pinzellades, colors i formes. Però no surt per 
ordre ni de manera coherent, sinó que surt “filtrat”. L'home és un filtre de totes les idees que 
conflueixen que és capaç de destriar conscient o inconscientment el que surt. El resultat és un reflex 
de la pròpia persona, sorgida del conjunt de les seves experiències, vivències, emocions i, en resum, 
tot el que l'envolta. 
L'inspiració és un bé preciat per a la pràctica artística, i uns dels detonants més efectius són les 
experiències viscudes, els sentiments i sofriments patits, i els records viscuts i modificats per altres 
records i experiències. L’inspiració, en el nostre cas, són els records i experiències distorsionats pel 
temps i altres records que s’hi han fusionat. Aquesta sopa d'experiències mutades de diferents 
moments viscuts surt en forma de pintura i es plasma sobre el paper i la tela. Allò primitiu i illenc 
preval dins nostre ésser, juntament amb records de bars, festes, amics, xicotes, amants, noies, 
animals, mar i peixos. 
Tot això és la principal font d’inspiració, que, amb la disciplina triada per l’artista, formen la seva 
obra. Per això, és important poder viure a abastament per poder transmetre i plasmas tot allò que un 
ha viscut. 
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4.2. LLIBRE D’ARTISTA 
Com a artista que es nodreix de la seva propia vida, el món i el moment en què es troba, s’ha de 
donar molta importància a la recopilació d'experiències, tant mentalment com mitjançant dibuixos, 
de vegades autobiogràfics i d’altres fruits de la imaginació.  
Tota l'obra comença gràcies a una vivència que és redactada pel propi artista en una llibreta, el qual 
acompanya la petita nota autobiogràfica d'un dibuix o pintura on l'artista representa, de manera fidel 
o mutada pels sentiments, l'experiència viscuda. Aquests petits dibuixos autobiogràfics —que 
personalment no es consideren esbossos, sinó una obra a part—, a vegades acaben formant una obra 
completa i acabada, però que mai s’assembla fidelment al dibuix, perquè la idea representada al 
dibuix té llibertat per transformar-se, influïda pel moment en què es pinta. Així, la llibreta d’artista 
segueix una estètica comuna, pot considerar-se una obra acabada, que en algun moment pot actuar 
com un detonant per a una obra sobre tela que s’hi assemblarà només en alguns aspectes. 
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Figura 24: Llibre d'artista 1. Tinta xinesa sobre 
paper (2016).
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Figura 
25-26: 
Llibre 
d’artista 
2-3. Tinta 
xinesa 
sobre 
paper 
(2016).
4.2.1. L’EVOLUCIÓ DE LES IDEES 
Les idees escrites o dibuixades al quadern, tenen un llarg procés de maduració, és un procés de 
meditació i d'evolució que prepara mentalment l’artista per poder dur a terme l’obra, ja que quan es 
té la idea, de vegades no s’està en les condicions òptimes per dur-la a terme i se l’ha de deixar 
reposar un llarg temps, fins que l'artista es vegi capaç de dur-la a terme. Les idees són com el vi: 
s'han de deixar reposar i madurar al seu diposit de fusta fins que estigui llest per envasar. Totes les 
disciplines de l'art es nodreixen de l'experiència i s'ajuden de la paciència. 
Tota gran obra sempre ha començat amb una idea abans viscuda i representada a un paper en forma 
de lletres, numeros o formes —que poden ser tant esbossos o una petita obra ja acabada—,i després 
deixada reposar i madurar. Finalment, l’idea evoluciona dins la ment fins que està llesta per 
plasmar. 
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Figura 27: Amigo 1. Tinta xinesa sobre paper 
(2016). 
Figura 28: Amigo 2. Oli sobre tela (2016).
4.3. L’OBRA SOBRE PAPER 
L'obra sobre paper es la més extensa, l'espai reduït i la poca ventilació del taller fan que les obres 
siguin petites i de tècnica més neta i menys tòxica, degut a la necessitat d’adaptar el tamany i la 
tècnica de l’obra a les característiques de l’espai on es creen. 
La formen dibuixos amb tinta i plomí, obres en tècnica mixta —l’aquarel·la n’és la dominant—, per 
gouaches i obres en pintura acrílica sobre paper i cartró. 
4.3.1. DIBUIXOS 
Els dibuixos són considerats cada un com una obra acabada, no són esbossos per una futura obra 
més complexa. 
 Estan fets de manera instintiva i automàtica. Els quals es poden considerar i apreciar igual que tota 
obra resolta i a dintre seu poden llegir les pròpies pulsions freudianes de vida i de mort i la 
insularitat de l'individu.  
La tècnica què estan fets els dibuixos és la tinta xinesa aplicada amb una plumilla o un bolígraf 
sobre una làmina de paper de gramatge mitjà o baix.  
El dibuix es fa d'una manera impulsiva nodrida per les pulsions, es fa d'una manera molt rapida, 
sense correccions i sense fer línies innecessàries. Quan es dibuixa es canvia de tema i d’idea molt 
rapidament, això fa que el dibuix tingui una frescor, i expressivitat que no es podrien aconseguir si 
es donessin massa voltes a una mateixa idea. 
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Figura 29,30,31. Dibuixos. Tinta xinesa sobre 
paper (2015).
4.3.2. AQUAREL·LES 
Les aquarel·les són la part de l'obra més completa i extensa. La sèrie està formada per unes cent 
aquarel·les de les quals només se’n presentarà una part, les aquarel·les formaran la major part de 
l'obra d'aquest projecte. 
Les aquarel·les són una part de l'obra que es podria dir que es fa en sèrie. Per fer les aquarel·les es 
segueix un parell de passes:  
Primer de tot, es fa una aiguada del color desitjar o només aigua a sobre cada paper, s'utilitzaran deu 
fulls de paper més o menys cada cop. 
En segon lloc, es posen els colors a sobre mentre el paper encara està humit. 
En tercer lloc, quan el paper encara està una mica moll es comença a dibuixar amb molta cura a 
sobre, utilitzant un plumilla i tinta o un bolígraf de tinta Pilot 0.7.  
Per acabar, és fan les ombres i les aiguades de tinta xinesa mentre el paper absorbeix el color, el 
dibuix i l'aiguada i també es fan les correccions individuals a cada dibuix per aconseguir l'objectiu 
desitjat.  
Quan s'ha acabat tot el procés, es posen a assecar els dibuixos i mentre que s'assequen els primers 
deu, es comencen a pintar els deu següents. 
 Treballant d'aquesta manera les aquarel·les s'obliga un mateix a canviar d'idea, de formes i figures 
constantment, i això fa que l'obra sigui molt més fluida, tingui un sentit conjunt més fort i sigui més 
espontània i expressiva, ja que s'ha de canviar d'idea cada parell de minuts. 
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4.3.3. GOUACHE 
L'obra sobre paper utilitzant la tècnica del gouache està formada per unes vint làmines de paper d'un 
gramatge elevat en les que s'utilitzen colors vius com el blau, el verd, el groc i el vermell. També 
dins aquesta sèrie pintada amb gouache es representen escenes viscudes en la pròpia vida 
fusionades amb escenes irreals que són narrades dins de rondalles mallorquines, com ara: “La flor 
romanial”, “L'hermosura del món” o “En Joanet i els set pages”. El fet que hi apareguin aquestes 
rondalles fa que l'obra agafi un caire intim, irreal, màgic i illenc.  
El procés de creació d'aquestes obres és similar al de les aquarel·les, però en aquest no s'utilitza 
normalment aiguades, sinó que s'utilitza una tècnica més seca i carregada.  
Primer de tot es pinta una base d'un color o d'un parell de colors, la qual formarà el fons i l'espai. 
Després es crea la figura i tots els objectes que formaran la composició, els quals tenen una forma 
més quadrada, pesant i menys fluida que les aquarel·les.  
En aquesta obra hi ha una gamma cromàtica més extensa que a les aquarel·les, però és menys 
espontània, ja que no es fa en sèrie, sinó que es fan una rere l’altra. 
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Figura 32,33,34,35,36: Rondalles i vida. 
Gouache sobre paper (2016).
4.4. L’OBRA SOBRE TELA  
L'obra sobre tela és la menys extensa, ja que aquest any no es disposava d'espai suficient per dur a 
terme l'obra de gran format en la que estic acostumat a treballar.  
És una obra molt més meditada, amb una gamma cromàtica més extensa, el fet que estigui tan 
meditada fa que tingui menys expressivitat i que sigui menys "pròpia". El que s'està buscant 
actualment és poder crear una obra de gran format de manera ràpida i efectiva, conservant així el 
sentiment i la sensació del moment i l'expressivitat que només et pot donar la velocitat. 
 Per crear aquesta obra, es prepara el primer de tot la pintura, si s'han de pintar amb oli es 
prepararà la pintura a l'oli i si s'ha de pintar amb acrílic es prepararà la pintura acrílica. L'oli et dóna 
més possibilitats cromàtiques i més qualitat de color, però el procés és més lent i costós. En canvi 
l'acrílic dóna una pintura més ràpida, però la qualitat de color és més dolenta. El que s'hauria 
d'aconseguir és una pintura acrílica amb una qualitat de color més bona i amb una textura més 
líquida i no tan seca.  
Per pintar les obres, primer de tot, després d'haver fabricat la pintura, és pinta la tela d'un sol color o 
més colors i després a sobre es comença a pintar el fons. Quan el fons està pintat es pinta la figura i 
finalment s'afegeixen tots els detalls i es fan totes les correccions i modificacions. 
 Les obres de gran format que es pinten a l'oli, es pinten des del principi sobre un bastidor, però si 
l'obra és a l'acrílic es comença a crear amb la tela estirada a terra i pintant a sobre, mentre es camina 
per sobre la tela. Quan l'obra està acabada i només falta fer els detalls i les modificacions. Per 
acabar la tela es posa sobre un bastidor, recolzada a la paret, ben tensada, es pinten tots els detalls i 
es fan les modificacions. 
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Figura 37: Tè. Oli sobre tela (2016). 
Figura 38: Una fruitera. Oli sobre tela (2016). 
Figura 39: Autorretrat. Oli sobre tela (2016).
4.5. MATERIALS  
Els bons materials són essencials per fer una obra de qualitat i duradora. El material influeix 
notablement dins l'obra i el que representa. 
4.5.1. ELABORACIÓ DE LA PRÒPIA PINTURA 
Crear la pròpia pintura és una llibertat per poder entendre millor la teva obra i crear la pintura 
perfecte pel que vols fer sobre la tela. Fabricar la pintura et dóna infinites possibilitats dins aquest 
camp, ja que pots modificar la textura al gust, crear una gran gamma de colors, modificar la 
densitat, la fluïdesa, etc. 
4.5.1.1. PINTURA  A  L’ACRÍLICA 
La pintura acrílica és molt senzilla de fer, només s'ha de mesclar aigua, un aglutinant i el pigment. 
L'aglutinant pot ser cola blanca o làtex (també hi ha altres aglutinants), el làtex dóna més bons 
resultats. Després es mescla en les quantitats desitjades per aconseguir la textura i l'espessor 
necessària. 
 L'acrílic com més pigment i aglutinant i menys aigua té la mescla, més espessa torna la pintura. A 
la mescla si no es posa aglutinant suficient a una gran quantitat de pigment, aquesta pintura en 
assecar-se s'esquerdarà i quartejarà. També si es posa massa poca aigua i massa poc aglutinant, la 
pintura s'esquerdarà, però també es despendrà de la tela. 
 Fer la pròpia pintura dóna molta llibertat per experimentar i crear. 
4.5.1.2. PINTURA A L’OLI 
La pintura a l'oli és més complicada que la pintura acrílica, la seva fabricació és més complexa. 
Per fabricar pintura a l'oli es necessita: pigment dels colors desitjats, oli de llinosa que és 
l'aglutinant, cera d'abella i dissolvent, que pot ser dissolvent per oli o aiguarràs. L'oli dóna una 
qualitat de color molt superior a la de l'acrílic, però està més temps a assecar-se. Per fabricar la 
pintura a l'oli: 
Primer s'ha de posar la cera d'abella (que ve en làmina del mida d'un full DIN-A 4) esmicolada 
dintre un pot al bany maria, la qual té la funció d'unir l'oli i el pigment i que l'oli uan s'assequi no es 
separi del pigment i deixi unes taques seques molt antiestètiques faltes de color sobre la tela. Ho se 
per experiència personal. 
En segon lloc, quan la cera és ben fosa s'hi ha d'afegir una mica d'aiguarràs i oli de llinosa i s'ha de 
mesclar bé. Perquè si no es fa la cera quan surti del pot i es refredi no es podrà mesclar bé amb el 
pigment i quedaran grumolls de cera freda dins la mescla de pintura. 
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En tercer lloc s'aboca el pigment sobre una planxa de vidre (perquè la pintura patini i no quedi 
aferrada) fent la forma d'una muntanya i amb el dit s'hi fa un cràter al centre. Després dintre del 
crater s'hi aboca la mescla feta anteriorment amb cera d'abella, oli de llinosa i aiguarràs, i es 
comença a mesclar el pigment i el liquid oliós amb una espàtula. 
Finalment la mescla s'acaba d'amaçar amb el cul d'un got, perquè el pigment, l'oli, l'aiguarràs i la 
cera quedin ben units i la pintura quedi ben fina. 
Després l'únic que s'ha de fer és ficar la pintura dintre pots o tubs i cellar-la bé. 
Tota aquesta feina val la pena per aconseguir la pintura a l'oli desitjada, ja que el color i la textura 
seran perfectes per poder crear les obres que un desitgi. 
4.6. TÈCNICA 
És una tècnica espontània, a vegades inconscient basada en la fluidesa i la rapidesa dels materials, si 
s'utilitza pinta xinesa o aquarel·les, i una tècnica més pastosa i seca, si s'utilitza oli o acrílic. 
4.7. COLOR  
El tema del color és una mica delicat dins l'obra, ja que pateixo daltonisme i no se ben bé les 
gammes cromàtiques que plasmo dins les pintures.  
Però segons la meva percepció, utilitzo una gamma cromàtica variada i extensa. Abans la gamma de 
colors era més limitada els quals sempre eren marrons, negres, blancs, vermells i grocs, 
però actualment la gamma de colors ha crescut abastant quasi tota l'escala cromàtica.  
Aquest ha estat un dels aspectes que he intentat millorar utilitzant nous colors i engrandint la 
gamma cromàtica utilitzada. 
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5. GALERIA DE FOTOS 
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Figura 40: 
Francesc Rosselló Bover (2016).  
Dona vermella.  
42x30 cm.  
Tècnica mixta sobre paper. 
 Barcelona. 
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Figura 41: (2016).  
Serps.  
42x30 cm.  
Tècnica mixta sobre paper. 
 Barcelona. 
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Figura 42: (2016).  
Reina.  
42x30 cm.  
Tècnica mixta sobre paper. 
 Barcelona. 
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Figura 43: (2016).  
Santa.  
42x30 cm.  
Tècnica mixta sobre paper. 
 Barcelona. 
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Figura 44: (2016).  
Experiènces vitals.  
42x30 cm.  
Tècnica mixta sobre paper. 
 Barcelona. 
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Figura 45:(2016).  
Peix.  
42x30 cm.  
Tècnica mixta sobre paper. 
 Barcelona. 
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Figura 46: (2016).  
Fogueró.  
42x30 cm.  
Tècnica mixta sobre paper. 
 Barcelona. 
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Figura 47: (2016).  
4 potes.  
42x30 cm.  
Tècnica mixta sobre paper. 
 Barcelona. 
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Figura 48: (2016).  
Vilafranca de Bonany.  
42x30 cm.  
Tècnica mixta sobre paper. 
 Barcelona. 
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Figura 49: (2016).  
Serp.  
42x30 cm.  
Tècnica mixta sobre paper. 
 Barcelona. 
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Figura 50:(2016).  
Processor.  
42x30 cm.  
Tècnica mixta sobre paper. 
 Barcelona. 
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Figura 51: (2016).  
Erecció.  
42x30 cm.  
Tècnica mixta sobre paper. 
 Barcelona. 
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Figura 52: (2016).  
Zeus mort.  
42x30 cm.  
Tècnica mixta sobre paper. 
 Barcelona. 
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Figura 53: (2016).  
Home blau.  
100x 70 cm.  
Tècnica mixta sobre paper. 
 Barcelona. 
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 Figura 54: (2016).  
Autorretrat.  
100x70 cm.  
Tècnica mixta sobre paper. 
 Barcelona. 
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Figura 55: (2016).  
Flors.  
100 x 70 cm.  
Tècnica mixta sobre paper. 
 Barcelona. 
  67
Figura 56: (2016).  
Card.  
100x70 cm.  
Tècnica mixta sobre paper. 
 Barcelona. 
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 Figura 57: (2016).  
Maria a la tomba de Jesús.  
54x38 cm.  
Tècnica mixta sobre paper. 
 Barcelona. 
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Figura 58: (2016).  
Benvingut.  
54x38 cm.  
Tècnica mixta sobre paper. 
 Barcelona. 
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Figura 59: (2016).  
Copa.  
54x38 cm.  
Tècnica mixta sobre paper. 
 Barcelona. 
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Figura 60: (2016).  
Sexe concentit.  
54x38 cm.  
Tècnica mixta sobre paper. 
 Barcelona. 
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 Figura 61: (2016).  
Eros.  
54x38 cm.  
Tècnica mixta sobre paper. 
 Barcelona. 
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Figura 62: (2016).  
Recullidor de flors.  
54x38 cm.  
Tècnica mixta sobre paper. 
 Barcelona. 
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Figura 63: (2016).  
Flor romanial.  
54x38 cm.  
Tècnica mixta sobre paper. 
 Barcelona. 
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Figura 64: (2016).  
Eva.  
54x38 cm.  
Tècnica mixta sobre paper. 
 Barcelona. 
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Figura 65: (2016).  
Autorretrat amb conill.  
54x38 cm.  
Tècnica mixta sobre paper. 
 Barcelona. 
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Figura 66: (2016).  
Experiènces vitals.  
54x38 cm.  
Tècnica mixta sobre paper. 
 Barcelona. 
  78
Figura 67: (2016).  
Figuera  
54x38 cm.  
Tècnica mixta sobre paper. 
 Barcelona. 
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Figura 68: (2016).  
Caçador d’ocells 
54x38 cm.  
Tècnica mixta sobre paper. 
 Barcelona. 
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Figura 69: (2016).  
Home serp.  
54x38 cm.  
Tècnica mixta sobre paper. 
 Barcelona. 
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 Figura 70: (2016).  
Figuera i serps.  
54x38 cm.  
Tècnica mixta sobre paper. 
 Barcelona. 
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Figura 71: (2016).  
Serp.  
54x38 cm.  
Tècnica mixta sobre paper. 
 Barcelona. 
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Figura 72: (2016).  
Serp i poma.  
54x38 cm.  
Tècnica mixta sobre paper. 
 Barcelona. 
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Figura 73:  (2016).  
Serp II.  
54x38 cm.  
Tècnica mixta sobre paper. 
 Barcelona
6. CONCLUSIÓ 
Aquest projecte ha ajudat a aclarir i solidificar un seguit d'aspectes dins l'obra que són molt 
importants per poder avançar i millorar artísticament.  
Durant el període en què s'ha dut a terme el treball, s'ha assolit un grau elevat de comprensió 
simbològica, cosa que és necessària per entendre, almenys, una part de qualsevol obra. També, s'ha 
aconseguit definir una mica més l'obra pròpia i entendre la dels altres artistes.  
En primer lloc, el treball ha estat un projecte que ha demanat un alt grau de comprensió de la pròpia 
producció artística i de millorar i definir aspectes com ara el dibuix, la fabricació de pintura i el 
color, per aconseguir un estil propi.  
En segon lloc, també ha ajudat a desenvolupar la part conceptual d'insularitat que s'ha tractat dins de 
les obres constantment i que ens defineix tan bé.  
En tercer lloc, ha ajudat a investigar i comprendre millor la teoria freudiana de les pulsions de vida i 
les pulsions de mort (Eros i Tànatos) i, així, poder-les aplicar a l'obra per poder millorar i ampliar la 
part conceptual. 
En quart lloc, el projecte ha ajudat a trobar una relació amb pintures anteriors així com també, 
trobar una relació amb obres de tècniques i estils diferents, ja que la temàtica es repeteix. També ha 
ajudat a entendre els referents artístics que es tenen i poder veure el que se'n té en comú.  
En cinquè lloc, ha ajudat a definir la producció dins un moviment artístic i trobar les similituds que 
hi ha entre l'obra i el moviment artístic alemany (Neoexpressionisme alemany).  
Per acabar, ha ajudat a la definició de la futura obra. Els temes que es tractaran en un avenir i la 
manera com es crearan les pròximes obres que seran creades mitjançant la tècnica de la pintura 
acrílica, traient el màxim profit de la pintura i la tècnica.  
Finalment, l'obra ha marcat un abans i un després i ha contribuit perquè sigui molt més complexa, 
completa i treballada. A més a més, ha estat primordial perquè el concepte de la producció sigui 
molt més ple i que l'obra pictòrica estigui més ben argumentada. El projecte ha ajudat que l'obra 
evolucionés i arribés a un nivell més elevat. Ha aconseguit començar a crear una mica de trajectòria 
cap a una futura obra més madura i professional. 
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